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Vorwort
»Moving Meyerbeer« ist der Titel eines dreijährigen, durch den Schweizerischen Natio-
nalfonds (snf) geförderten, interdisziplinären Forschungsprojektes der Hochschule der
Künste Bern (hkb), das Vertreter aus den Bereichen der Musik-, Kunst- und Tanzwis-
senschaft zusammenführte. Ein Ziel bestand darin, durch die unterschiedlichen Metho-
den dieser Disziplinen Ansätze für die Analyse von Giacomo Meyerbeers Pariser Opern
zu entwickeln, die auch in Bezug auf die szenischen Vorgänge und die Aufführungspraxis
dieser einflussreichen Gesamtkunstwerke neue Perspektiven eröffnen können.
Von Beginn an waren auch Musikerinnen und Musiker, Schauspielerinnen und
Schauspieler sowie Tänzerinnen und Tänzer in das Projekt eingebunden, um die ent-
wickelten Theorien in der Praxis zu erproben und zu überprüfen.
Am Schluss des Projektes stand das internationale Symposion »Musiktheater im
Brennpunkt von Bild und Bewegung«, das im April 2015 in Biel durchgeführt wurde und
dessen Referate und Beiträge im vorliegenden Band versammelt sind. Hinzu kommen
Beiträge von Nachwuchsforscherinnen und -forschern, die ihre Arbeit im Rahmen eines
von der Universität Bern geförderten Workshops präsentierten, sowie ein Interview,
welches die künstlerische Arbeit dokumentiert, die mit den Theater- und Opernstudie-
renden der hkb durchgeführt wurde. Weitere Informationen zum Projekt sowie Impres-
sionen vom Symposium finden sich auf der Website des Forschungsschwerpunkts In-
terpretation der Hochschule der Künste Bern: www.hkb-interpretation.ch. Im internen
Bereich dieser Website (via Login, Benutzername: meyerbeer, Passwort: paris2017) sind
zudem eine digitale Version dieses Bandes sowie ergänzende Materialien zugänglich.
Das eigentliche Forschungsunterfangen erwies sich, wie erwartet, als vielschichtig
und komplex. Im Bezug auf die heutige Theaterpraxis zeigte sich bald, dass historische
Spielweisen, die sich aufgrund unterschiedlichster Quellen (Gesangslehren, Schauspiel-,
Regie- und Tanzlehrbücher, umfangreiches ikonographisches Material et cetera) teilwei-
se rekonstruieren lassen, mit der heutigen Theater- und Lebenspraxis nur noch schwer
zu vereinen sind. Im Vergleich zu der tendenziell abstrakten Musik, bei der historisch
informierte Spielweisen wie ein sparsamer Vibrato-Einsatz oder das Wiedereinführen
von zahlreichen Portamenti unerwartete und dadurch belebende Wirkungen hervorge-
bracht haben, verhält es sich im Theater tendenziell anders. Dessen wichtigste Elemente
sind nicht abstrakte Klänge, sondern konkrete Körper, letztlich konkrete Erfahrungs-
wirklichkeiten im Kontext unserer gesellschaftlichen Verfasstheit. Wir rezipieren thea-
tralische Vorgänge mit unseren heutigen Körpern und deren Lebenserfahrungen. Starre
gesellschaftliche Strukturen haben sich weitgehend aufgelöst, zumal in den westlichen




































































wissen. Theatertypologien, wie sie im 19. Jahrhundert vorherrschten, sind uns fremd
geworden: Wir wollen ein Gefühl wie Angst nicht als eine kodifizierte Gebärde se-
hen, sondern in einem bestimmten Spielvorgang psychologisch verstehen. Das war im
19. Jahrhundert radikal anders: In den eher statischen Bühnenbild- und Spielkonzepten
brauchte es auf der Bühne klar verständliche und konventionalisierte Gebärden, die auf
einer im Vergleich zu heute schlecht ausgeleuchteten Bühne (ohne Scheinwerfer) sofort
verstanden wurden. Spuren dieser Art von Schauspielkunst mit für uns heute über-
triebener Mimik und Gestik sind durch den frühen Stummfilm, in dem die fehlende
Sprache mit Überzeichnung kompensiert wurde, dokumentiert und erhalten.
Innerhalb der siebenköpfigen Forschungsgruppe wurde über diese Fragestellungen
intensiv und durchaus kontrovers diskutiert. Eine Position wäre jene Art derzeit sehr
populärer »Reenactments«, bei denen historische Ereignisse, darunter auch grausame
Schlachten, (bisweilen geradezu zynisch) möglichst realistisch und vermeintlich »origi-
nalgetreu« nachgestellt werden, um sie einem Publikum von heute nahe zu bringen. Bei
einer Rekonstruktion einer Meyerbeer-Oper mit vergleichbaren Intentionen könnte das
Publikum erfahren, wie man seinerzeit in Paris eine solche Inszenierung erlebte, und
wäre vermutlich auch erstaunt darüber, dass die Bühne damals so dunkel und der Zu-
schauerraum so hell waren. Es stellt sich aber die Frage, ob ein derartiges Experiment
wesentlich mehr als eine befremdende Distanz bewirken würde, mit der vielleicht mu-
seale Unterhaltungswünsche eines sensationslustigen Publikums befriedigt, jedoch
nicht die musikdramatischen Triebkräfte der Musik vermittelt würden. Einen entgegen-
gesetzten Standpunkt bildet der Ansatz, in der gegenwärtigen Theaterpraxis, insbeson-
dere im postdramatischen und antipsychologischen Theater, nach Verfahren zu suchen,
die mit den Theatermodellen des 19. Jahrhunderts korrespondieren könnten. Solchen
dekonstruierenden Ansätzen widerspricht wiederum das melodramatische Theater-
prinzip, das Meyerbeer und später auch Wagner übernommen hatten, nämlich: alle
musikalischen und szenischen Parameter einander verstärkend zu gestalten, um klare
rhetorische Schärfungen zu erreichen. In einem radikal avantgardistischen Kontext wirkt
eine derart redundante Ästhetik eher befremdend, zudem könnten hierbei die subtilen
Diskontinuitäten übersehen werden, die Meyerbeers Kompositionsstil nicht weniger
kennzeichnen.
Auf dem Symposion wurden von Studierenden der Fachbereiche Musik und Theater
verschiedenste Varianten der Umsetzung solcher Konzepte vorgeführt und von den
internationalen Experten intensiv diskutiert. Weder der eine noch der andere der Stand-
punkte konnte für das vorliegende Projekt eine uneingeschränkt zufriedenstellende
Lösung bieten, stattdessen ging es vor allem um die neugierig-suchenden, kritisch-
fragenden und künstlerisch-kreativen Annäherungen an eine Thematik, die – gleichwohl
sie ein wichtiger Bestandteil unserer Kultur ist – uns fremd geworden ist. Vermutlich
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wird sich die historische Aufführungspraxis im Bereich der Oper immer in derartigen
Paradoxien bewegen, um die künstlerische Kreativität immer wieder neu anzuregen und
die Zuschauer zu überraschen.
Auf der wissenschaftlich-methodischen Ebene wurde viel Neuland betreten. Die
Vertreter der einzelnen Disziplinen mussten dabei offen aufeinander zugehen, um sich
mit den unterschiedlichen Herangehensweisen auseinandersetzen zu können. Sie muss-
ten ihre eigene Methodik zunächst auch bis zu einem gewissen Grade in Frage stellen,
um sie anschließend gewinnbringend erweitern zu können.
So hat etwa die Beschäftigung mit den visuellen Quellen gezeigt, dass sich die Funk-
tion des Bildes im Kontext der Oper nur schwer mit herkömmlichen Bildbegriffen
umschreiben lässt. Zudem verkennt man die Potenz zur Wahrnehmungssteuerung von
Theaterbildern, betrachtet man die zahlreichen zeitgenössischen Illustrationen zu den
Szenen in erster Linie als Rekonstruktionshilfen für die heutige Inszenierungspraxis.
Genauso wenig erschöpft sich die Beschreibung des Bildhaften im Schaffen Meyerbeers
in der Identifikation visueller Quellen. Und auch die von damaligen Opernkritikern
hergestellte interessante Verknüpfung von Oper und Malereitradition funktionierte auf
einer komplexeren Ebene als der einer bloß deskriptiven Annäherung zweier Kunst-
gattungen.
In Bezug auf die Tänze in den Meyerbeer’schen Opern sollte sich zeigen, dass der
Begriff des romantischen Balletts, dessen Beginn in der einschlägigen Literatur immer
wieder mit Meyerbeers Robert le diable markiert wird, kritisch hinterfragt werden muss.
Während in der deutschen Romantik vor allem die Spannung zwischen Irdischem und
Überirdischem thematisiert wird, versteht sich die französische Romantik insbesondere
als eine politische Gegenbewegung zum Ancien Régime, um sich den neuen Erfahrungs-
wirklichkeiten großstädtischen Lebens mit seinen vielfältigen sozialen Spannungen stel-
len zu können. Vor diesem Hintergrund verweisen unwirkliche Sphären (wie jene im
Nonnenballett des Robert le diable) weniger auf Metaphysisches als vielmehr auf Ebenen
eines angsterfüllten, ja sogar traumatisierten Unbewussten, das aufgrund von allzu Phy-
sischem (wie dem Tanz) und hierdurch ausgelösten Kontrollverlusten das Bewusstsein
zeitweise überlagern kann. Als einschlägiger Kenner der Pariser Tanzkulturen, die seit
Beginn der Juli-Monarchie zu einem spezifisch städtischen Phänomen mutierten, be-
diente sich Meyerbeer des dramaturgisch überaus klugen Kunstgriffs, just an brisanten
Wendepunkten des Geschehens, der Peripetie, Tanzszenen zu integrieren, die auf eine
unmittelbar bevorstehende Eskalation der Handlungsvorgänge verweisen. Indem sie auf
unterschiedliche Tanzmoden seiner Zeit Bezug nehmen, erlauben sie zudem einen ab-
rupten Sprung von der Historie des Dargestellten in die Gegenwart des Publikums: Tanz
und Katastrophe stellten im städtischen Alltag wie auf der Bühne zwei Seiten einer
Medaille dar.
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Im musikdramatischen Bereich wurde das Augenmerk weniger auf die musikalischen
Schlaglichter wie Arien, Ensembles oder Finali gelenkt, sondern auf den dynamischen
Kern des Scribe-Meyerbeer’schen Musiktheaters: das in der Opernforschung insgesamt
vernachlässigte Rezitativ. Dabei wurden einerseits anhand von theoretischen und di-
daktischen Quellen des 19. Jahrhunderts Aspekte des deklamatorischen Komponierens
und des sprechenden Singens – mit einem besonderen Fokus auf historische Auffüh-
rungskonventionen in der Zusammenarbeit zwischen Komponisten, Sängern und Mu-
sikern – erforscht. Anderseits wurden musikdramatische Phänomene untersucht, ins-
besondere der spannungsvolle Umgang mit Techniken der Mikro-Beschleunigung
und -Entschleunigung in der Zeitgestaltung von Meyerbeers Rezitativen.
Alle Beiträge dieses Bandes stehen in einem Bezug zu den untersuchten Forschungs-
feldern und bilden somit einen dynamischen, interdisziplinären Dialog zwischen »Bild
und Bewegung im Musiktheater« des 19. Jahrhunderts, der sich in vier Teile gliedert:
1. Musik in Bewegung, 2. Theater-Bilder, 3. Zeit-Räume und 4. Meyerbeer im Kontext.
Eigentlich keine Rolle während der Forschungsarbeiten und auch während des Sym-
posions spielte eine Zentralfigur der Meyerbeer-Rezeption: Richard Wagner. Meyerbeer
geriet zu seinem am nachhaltigsten geschädigten Opfer, sodass die Rezeption Meyer-
beers bis heute fast ausschließlich über Wagners Kritik geführt wird. Zwar wird auf einer
ersten Ebene Wagner immer dafür gescholten, auf einer zweiten werden dann aber doch
immer wieder die Wagner’schen Motive indirekt aktiviert. Die vorliegenden Studien
zeigen, welch reicher und vielseitiger Komponist Meyerbeer wird, wenn man die anti-
semitischen Verleumdungen Wagners einfach ignoriert.
Unser Dank gilt zunächst allen Autorinnen und Autoren, die mit ihren Beiträgen
diesen Band bereichert haben. Zudem danken wir Anselm Gerhard, dem Ordinarius für
Musikwissenschaft der Universität Bern, der die Entwicklung der Forschungen von Be-
ginn an kritisch begleitet hat, sowie Kai Köpp, dem ursprünglichen Initiator des Projek-
tes, der die Diskussion von der musikalischen Aufführungspraxis her maßgeblich prägte.
Als einschlägiger Kenner der Meyerbeer-Forschung und ehemaliger Leiter des For-
schungsinstituts für Musiktheater der Universität Bayreuth begleitete Sieghart Döhring
das Projekt von Anfang an mit wertvollen Hinweisen und Kommentaren. Herbert
Schneider wiederum sei verdankt für seine Bereitschaft, diesen Band vorab zu begutach-
ten. Ebenso danken wir Jörg Königsdorf, dem Chefdramaturgen der Deutschen Oper
Berlin, der uns im Rahmen mehrerer Treffen in Berlin und Biel einen Einblick in seine
Konzeption eines »Meyerbeer-Rings« gewährte. Weiterer Dank gebührt dem Schwei-
zerischen Nationalfond (snf), der Hochschule der Künste Bern (insbesondere den
Fachbereichen Theater und Musik), sowie der Fondation Johanna Dürmüller-Bol, der
Mittelbauvereinigung der Universität Bern und der Bibliothèque nationale de France in
Paris. Ein besonderer Dank gilt dem Forschungsschwerpunkt Interpretation der hkb
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und ihrem Leiter Martin Skamletz sowie seinen beiden Mitarbeitern Sabine Jud und
Daniel Allenbach, durch deren wertvolle Unterstützung das Symposion und dieser vor-
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